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Helden der Jugend bergen eine gewis-
se Gefahr. Späte Wiedersehensmomen-
te können leicht zu Desillusionierungen 
führen. Mit Bud Spencer und Terence 
Hill ging mir das zuletzt so. Dann gibt es 
da aber auch die Evergreens. Am Synthie-
Pop von Erasure und Spandau Ballet per-
len die Jahrzehnte gefühlt gleichermaßen 
ab, wie an dem trockenen Brit-Humor 
von Monty Python. Spätere Jahrgänge 
mögen diese Aufzählung als Platzhalter-
folge betrachten und Ihre eigenen Iko-
nen setzen. Die Herleitung meiner Be-
weisführung bleibt dabei ungebrochen 
und belegt zweifelsfrei: Jim Avignon 
zählt glasklar zur Kategorie der zeitlo-
sen Helden und nicht nur das. Mit sei-
ner Armee an garstigen, heiteren, aufge-
weckten oder schelmischen Charakteren 
seiner Kunst kann er diesen Status aus 
den eigenen Reihen maximal potenzie-
ren. Ob als Mural oder im Museum, auf 
der documenta oder durch von ihm ge-
schaffene Designklassiker ist er längst zu 
einer globalen Marke des Kunstbetriebs 
geworden. Vor allem ist er aber eins: ein 
Sympathieträger. Jim zu begegnen führt 
zum gleichen Ergebnis, wie seiner Kunst 
zu begegnen, es hebt die Stimmung und 
erwirkt ein Lächeln. Dabei verhält es sich 
wie mit seiner Ein-Mann-Elektronikband 
Neoangin. Bei genauerem Hinsehen be-
ziehungsweise -hören wird es ernst. Die 

Themen Avignons sind universal, poli-
tisch und gesellschaftskritisch. Gegen die 
Gefahr eines dadurch aufkommenden 
Schwermuts liefert er das Rezept aller-
dings gleich mit. Seine Botschaften ge-
hen zumeist einher mit der Bildsprache 
eines beschwingten Lebensgefühls, Hei-
terkeit und Frohsinn. Wie oder wo wir 
Jim Avignon also auch immer begegnen, 
ob als Maler, Musiker, Performance- oder 
Konzeptkünstler, es gibt Stoff zum Nach-
denken. Das aber stets in Dur. Nachden-
ken lässt er auch den Kunstmarkt, denn 
auch hier ist seine Position klar: ‚Umarme 
den Feind‘. Kunsthistoriker haben ihm 
deshalb extra eine eigene Schublade im 
großen Stil- und Genre-Regal zugeschrie-
ben. Auf der steht ‚Cheap-Art‘. Passender 
könnte seine für unsere Unikat  XV ent-
standene Werkreihe somit auch nicht be-
titelt sein ‚Your Money is safe here‘. Dies 
könnte man allerdings ebenso als An-
spielung auf die Fluchtreflexe des scheu-
en Kapitals in einer durch Corona anmo-
derierten Weltwirtschaftskrise auffassen. 
Aber keine Sorge, so farbenfroh sind auf-
kommende Selbstzweifel über mögliche 
Anlagefehler selten verpackt!

Bleiben Sie uns gewogen, vor allem aber: 
Kommen Sie gesund durch das Jahr!
Ihr Rene Spiegelberger 

Liebe Kunstfreunde,

der uhrsprung – 2020
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Immer ist er vor Ort gewesen, kennt seine Sujets, den 
Rausch der Stadt, verschiedene Identitäten und verschwiegene 
Wahrheiten. Seine Themen gehen uns alle etwas an, wir sind 
Teil davon. Denn der Maler dokumentiert nicht nur die Zeitzei-
chen, er hinterfragt, reflektiert und kommentiert. Humanistisch, 
nie dogmatisch. 

Während er als Installations- und Interventionskünstler mäch-
tig Aufwand betreibt, vermittelt uns der Maler Jim Avignon seine 
Wahrnehmung von der Welt mit vermeintlich wenigen Mitteln. Wahrscheinlich ist er we-
gen seiner vordergründig farbenfrohen Palette und seines sicheren Strichs schnell in der 
Comic-Ecke gelandet. Die dafür typischen Outlines sind zu einem seiner Markenzeichen 
geworden. Bezeichnen wir sie jedoch nicht als Outlines, sondern als Konturen, nähern 
wir uns genauso gut den suburbanen Landschaften von Valerio Adami. Oder können 
einige Arbeiten vergleichen mit Werken von Patrick Caulfield oder auch dem zwischen 
Pop-Art und Surrealismus changierenden Eduardo Paolozzi – sowie Andy Warhol. Doch 
Jim Avignon ist im Jetzt, und widmet sich der ‚überreif‘ gewordenen Pop-Art knapp in 
„Brown Bananas“.

In seinem malerischen Werk sind neben wiederkehrenden Themen und Sujets ver-
schiedene Arbeitsweisen und Stile zu finden. Mit Aquarellfarben arbeitet er komplexe 
Bildwerke aus, wohingegen den plakatähnlichen Acrylbildern oft klare Symboliken rei-
chen. Zu diesen perspektivisch zweidimensionalen Bildern zählen typische Characters 

wie die Erde, Häuser, Köpfe als 
Kartons, DJs, Surfer, Skelette, Fern-
seher und Radios, Laptops und 
Smartphones, Alkoholika, Bäume, 
Blumen oder Flüsse, Tiere und 
Häuser. Wir erfassen die Bilder 
sofort – wie auch Werbeplakate 
für alle funktionieren müssen (de-
personalisiert). Wir haben gelernt, 
Piktogramme zu lesen, auf den ers-
ten Blick erkennen wir die Symbo-
liken. 

Einen Wimpernschlag später, 
erst mit dem zweiten Blick, identifi-
zieren wir Jim Avignons Tiefsinnig-
keit und aktuelle Gesellschaftskri-
tik. Seine komplexe Message steckt 
in wenigen Strichen: Jim Avignon 

Zwischen Kritik und bemerkenswerter Bejahungskraft: 

Die Wucht der Botschaft bei Jim Avignon – Jana M. Noritsch

ist Profi, was die Reflexionsfähigkeit von Kunst angeht – und ebenso ihre Medialität.
Die Erde kann kein Blut mehr sehen, Überwachung springt aus Laptops, ein auf sein 

Smartphone konzentrierter Pinguin zieht ein inhaltsleeres „Attachment“ hinter sich her. 
Dann eine riesenformatige Barszene, Endzeitstimmung, „Last Orders“, die Leute im De-
lirium, die Erde „stets zu Ihren Diensten“ serviert die letzten Reste an Wasser, Weizen 
und Öl. Draußen brennt ein Baum. Die Gäste interessiert das gar nicht, sie sind zu sehr 
mit sich selbst und ihrem stereotypen Rollenspiel beschäftigt. Selbst die Zeit startet in 
ihrem U(h)rsprung schon mit einer ersten Hürde in den Bildern von Jim Avignon. Bei 
dem Maler mit so farbintensiv-erzählerischen Kompositionen steht der Mensch und seine 
Themen beständig im Vordergrund, eingebettet in fliehende Häuserschluchten oder un-
tergehende Stadt- und Weltansichten. 

Tiefe und Komposition hingegen, ja, einen kubistischen und teils konstruktivistischen 
Szenenaufbau finden wir in Avignons Großformaten. Expressionistisch gestaltete Stadt-
landschaften und Architekturen rufen uns „Die Geschwindigkeit der Straße“ (1918) von 
George Grosz sowie dessen „Deutschland, ein Wintermärchen“ (1918) ins Gedächtnis, 
Arbeiten von Feininger oder auch die Großstadtbilder von Ernst Ludwig Kirchner.  

Die Protagonisten der Stadt, in den Bars und Tanzlustbarkeiten – wie in „Out on the 
Weekend“ oder „Barscene“ – scheinen sich stilistisch zwischen den Goldenen Zwanzi-
gern, Philip Guston, manchmal Dora Maar und heutigen Stereotypen zu bewegen, je-
doch hat Jim Avignon seine eigenen Charaktere erschaffen. brown bananas – 2019

cloudsurfing – 2019
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Daneben konfrontiert er uns mit Schlitzäugigkeit, Zweiäugigkeit und Dreiäugigkeit 
wie in „Night on Earth“ und „Under the boardwork“. Sind wir mit unserer Aufmerksam-
keit nicht immer bei nur einer Sache, sondern haben in unserem Tun direkt noch ein, 
zwei andere Dinge im Sinn oder Ziele im Blick? 

Beim Rummel um das Goldene Kalb auf dem Kunstmarkt mag er nicht mitspielen – 
Jim Avignon ist vor allem wichtig, dass 95 Prozent seiner Bilder bei Besitzer/innen sind, 
denen die Arbeiten wirklich etwas bedeuten, und dass sie sich dafür nicht verschulden 
mussten. (Da alle sie behalten wollen, finden wir kaum Werke von ihm in Auktionen.) 
Liebhaber/innen seiner Bilder gibt es nun schon seit drei Generationen. Jim Avignons 
Arbeiten gehören definitiv in die Räume des Lebens, sie haben eine Identität, einen Spi-
rit und eine Sprache. Natürlich haben sie auch in White-Cube-Galerien gehangen, aber 
das ist nicht primär das Ziel.

Der Mann, der mit souverä-
ner Bescheidenheit und Heiter-
keit durch sein privates Leben geht 
und schon wirklich viel erlebt hat, 
macht uns aufmerksam und for-
dert sanft Wertebesinnung. Wenn 
wir uns fragen, was wirklich wert-
voll ist, begründen sich die Ant-
worten sicher nicht im Konsum 
von Materiellem. Wer also Ja zum 
Leben sagt, meint die Liebe, das 
Lachen, die Menschen und die Na-
tur. Wenn wir davon zu wenig in 
unserem Leben spüren, sollten wir 
einfach dringend unseren Blick 
vom Smartphone abwenden und 
umdenken. Und alle, die diese Es-
sentials auch für wichtig halten, 
sind eingeladen, ihm zu folgen. 

Jim Avignon gehört zur Gene-
ration „Techno“ – temporeich ist 
seine Reaktionsfähigkeit, die Ge-
schehnisse in der Welt zu kom-
mentieren. Er kann schnell in Ak-
tion kommen, so wie er während 
des Lockdowns das Social-Media-
Malerei-Event „Dienstagsmaler“ 
initiierte, um seinen Fans näher sein zu können. Als scharfsinniger Beobachter der 
sich super-schnell entwickelnden Gesellschaft hatte Jim Avignon 1991 die Ausstellung 
„Highspeedworld“ im Berliner Dead Chicken Art Space realisiert. Das sorgte in den 
Neunzigern für Sensationen, wobei „Deadline“ und „asap“ („as soon as possible“) heut-
zutage Buzzwords für Druckmacher-Attitüden sind, die vor lauter Optimierungsdrang 
bei gleichzeitigem Zeitmangel jegliche Kreativität killen. Wir sollten Acht geben, dass 
„Business as usual“ nicht zur privaten Angelegenheit wird.  

Jim Avignons Kombination von Farbigkeit, Strich, Charakteren und seinen Sujets 
gekoppelt mit malerischer Spontaneität gehören zum Neoexpressionismus mehr als 
zu etwas anderem. Betrachten wir seine Malmittel und Haltung wird noch ein weiterer 

night on earth – 2020

under the boardwalk – 2020
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Punkt relevant: Er malt und 
zeichnet auf allem: Papier, 
Häusern [Tegel Berlin, Bang-
kok, N.Y.C., „Modigliani“ in 
Italien, Urban Nation Berlin] 
und Mauern [East Side Gal-
lery], vornehmlich verwen-
det er Materialien wie Kar-
ton und Pappe wieder. Das 
ist nicht nur nachhaltig und 
zugleich wenig kosteninten-
siv, sondern hat die positi-
ve Eigenschaft, schnell zu 
trocknen. Spannend wird es 
auch, wenn die bereits von 
anderen schon einmal ver-
wendeten Fundstücke archi-
tektonische Grundrisszeich-
nungen vom Empire State 
Building oder dem Metropo-
litan Museum sind [„Hug the 
Enemy“, „Cloudsurfing“]. 

Einen Jim Avignon kann 
man übrigens oft daran er-
kennen, dass der Titel direkt 
auf dem Bild steht, wie es 
einst Aubrey Beardsley bei 
„Isolde“ (1895) oder „The 
Kiss of Judas“ (1893) tat. 

Von der Einstellung her 
gehört er zur FLUXUS-Be-

wegung und zwinkert den Situationisten zu: einfache Materialien, Gebasteltes, neue 
Material-Entwicklungen für seine Ausstellungen wie Maschinen am Strom oder kine-
tische Wandobjekte, Konzerte seiner Ein-Mann-Heimelektronikband Neoangin, un-
gerahmte Bilder in Galerien, nur mit Klebeband befestigt, Live-Aktionen, …spontan-
improvisiert oder detailgetreu vorbereitet, von der Flugblätter-Mentalität über eine 
designte Swatch oder British-Airways-Flieger (1997-1999) ist alles dabei. 

Das Wichtigste ist ihm die Community, das Zusammenkommen, Umherziehen, ge-
meinsam etwas bewegen. Er liebt es, über die Kunst die Menschen zusammenzu-
bringen: Von den wahnsinnig vielen Aktionen gibt es wunder-
bare Dokumente in Form von Büchern, Filmen, Videos – und 
natürlich die Werke selbst. Jim Avignon bedeutet Bewegung, 
Veränderung und Ideenreichtum: Kreativität lässt sich nicht 
aufhalten. Jim wirft sich gerne dem Leben entgegen und 
ruft: „Zeig mir, was es noch gibt!“ Er liefert uns nicht per 
sé negierende Diagnosen, sondern macht den Twist mit 
der unerwarteten Wendung auf den zweiten Blick. Er löst 
klassische Genres auf, lässt Grenzen verschwimmen – und 
verschwinden. Und zwar lebensnah. Mit Rückgrat. 

last orders – 2020
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‚Jim malt, um die Welt zum Guten zu verändern und 
braucht deshalb die große Bühne.‘ Das hat Dein 
Künstlerkollege Atak über Dich gesagt. Wie gut 
klappt das Weltverbessern durch Kunst?

Naja, geht so, zurzeit jagt ja ein Problem das 
nächste: Corona, Global Warming, Fake News, 
cartoonhafte Despoten an der Macht und überall 
auf der Welt wird die Demokratie ausgehöhlt, da 
reicht es leider nicht, als Künstler ab und zu ein 
Bild ins Netz zu stellen um die Welt zu verbes-
sern. Aber immerhin kann Kunst Menschen für 
Probleme sensibilisieren und zum Nachdenken 
anregen und so zumindest mithelfen die Men-
schen auf den Weg zu bringen…

Gesellschaftskritische Gewissensfragen, Politische 
Systemkritik und menschliche Charakterdefizite 
taugten außer bei Keith Haring eigentlich nie als 
Pop-Art Sujets. Das Label wirst Du dennoch nicht 
los. Passt das für Dich?

Meine “PopArt“ hat relativ wenig mit der 
Kunstrichtung Pop Art, dafür aber ziemlich viel 
mit Popmusik und Pop als Haltung zu tun. Pop 
hat es immer beeindruckend geschafft, gleich-
zeitig gut zu unterhalten und trotzdem auch Ge-
sellschaftskritik und Zeitkommentar zu sein und 
genau das möchte ich auch. Davon ist Kunst al-
lerdings ziemlich weit weg, wenn man mal von 
Banksy und der Urban Art allgemein absieht. 

Du möchtest, dass Deine Kunst für jedermann 
zu erwerben ist. Das konterkariert die Gesetze des 
Kunstmarktes. Diesen Kampf führst Du seit über 30 
Jahren. Ist das ein Kampf gegen Windmühlen oder 
erzielst Du dabei auch Erfolge?

In den letzten 20 Jahren hat der Kunstmarkt 
eine geradezu unverschämte Blütezeit erlebt. 
Konventionelle Geldanlageformen sind viel-
fach k.o. gegangen oder als Blase implodiert, 
deshalb wird nun immer mehr Geld in Kunst in-
vestiert. Das ist gut für manche Künstler, die mit 
ihren Bildern zu sagenhaftem Reichtum gekom-
men sind, aber doch eher schlecht für die Bran-
che als Ganzes, weil künstlerischer Erfolg nun 
hauptsächlich an den Preisen gemessen wird, 
die ein Künstler erzielen kann. Ich kämpfe da-
gegen an, indem ich meine Bilder einfach nicht 
teurer werden lasse. Ich zeige der Welt: Hier ist 
ein Künstler, dem geht es nicht um Wertsteige-
rung sondern um Inhalte. In vielen hunderten, 
wahrscheinlich tausenden Wohnungen hängen 
meine Bilder und sie hängen da, weil die Besit-
zer sie mögen und nicht als Wertanlage.

Von Kunsthistorikern wirst Du sogar als Begründer 
der Cheap-Art Bewegung benannt. Wenn Du noch 
ein paar Künstler-Kollegen in diese Mannschaft 
wählen dürftest, wer sollte da auf keinen Fall fehlen?

Da gibt es so einige: Die Hamburger 4000 
und Sam (inzwischen verstorben), die in den 

90er Jahren in Hamburg den Cheap Art Store 
am Laufen hielten. Der New Yorker Steve Kee-
ne bei dem kein Bild mehr als 20 Dollar kostet. 
Und mit meiner Künstlerkollegin Fehmi Baum-
bach veranstalte ich regelmäßig in Berlin die 
“Who is Afraid of Friendly Capitalism Lounge“, 
bei der wir Werke von Freunden und Gesin-
nungsgenossen ausstellen.

Mit 29 Jahren hattest Du in der Kunsthalle Schirn 
Deine erste museale Solo-Show. Es folgten bis heute 
zahlreiche weitere Museumsausstellungen in promi-
nenten Häusern in zig Ländern. Konterkarieren die-
se nicht genau genommen Dein gesamtes Konzept?

In der Kunsthalle Schirn habe ich Wäschelei-
nen kreuz und quer durch das Museum gespannt 
und insgesamt 800 Bilder daran gehängt. Für 15 
DM durfte jeder Besucher um Mitternacht ein 
Bild abhängen und aus dem Museum mit nach 
Hause nehmen. Ich finde, dass ich da meinem 
Konzept ziemlich treu geblieben bin. Im letzten 
Jahr habe ich auf der Kunstmesse Karlsruhe ei-
nen Black Market aufgezogen. Die Bilder hin-
gen mit der Rückseite nach vorne und haben 
zwischen 20 und 100 EUR gekostet. Man musste 
ein Bild zuerst kaufen, bevor man sehen konnte, 
was darauf ist. Ich glaube, dass ich mit meiner 
Philosophie noch lange nicht am Ende bin…

Jim Avignon im Gespräch – 
Der Mann der schneller malt als sein Schatten

Aufbau der Ausstellung permanent Jetlag, Urban Spree Berlin – 2017

civilisation – 2020
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Jeder Versuch der Demokratisierung der Kunst wird 
von den wenigen Superstar-Künstlern und den drei 
großen Auktionshäusern mit ständig neuen Rekor-
den torpediert. Das schafft viel Aufmerksamkeit und 
mediales Interesse weit über den Kunstkosmos hin-
aus. Glaubst Du, dass das der Kunst im Allgemeinen 
abträglich ist?

Naturgemäß interessiert sich die Menschheit 
immer sehr für die Dinge, für die viel Geld aus-
gegeben wird, egal Autos, Handtaschen oder 
Kunst. Insofern locken die sagenhaften Höchst-
preise schon ein Publikum an, das mit Kunst an-
sonsten nichts anfangen kann. Nun liegt es an 
der Kunst zu zeigen, dass man mehr über sie re-
den kann als nur über ihre Preise.

Mit Scharen von Assistenten haben bereits einige der 
Renaissance-Stars gearbeitet. El Greco oder Remb-
randt setzten dies fort. Warhol trieb die Massenfer-
tigung in seiner Factory auf die Spitze. Da steht er 
auch in den Preis-Rankings der Gegenwartskunst. 
Glaubst Du wirklich ausschließen zu können, dass 
der Kunstmarkt irgendwann auch bei Dir die Preis-
gestaltung übernimmt?

Hey, noch bin ich am Leben und kann da 
auch ein Wörtchen mitreden. Von mir aus kann 
sich die Finanzwelt auf den Kopf stellen, ich 
bleibe meiner Philosophie treu. Und sollte nach 
meinem Ableben tatsächlich mal so ein bizarrer 
Preisboom einsetzen, wie mir das manche an-
drohen, dann freut es mich schon jetzt, dass eini-

ge arme Schlucker , bei denen meine Kunst jetzt 
hängt, auf diese Weise auch mal ein Stückchen 
vom Kuchen abbekommen können.

Durch Deine hohe Präsenz und den Status als En-
fant Terrible in den Clubs der Berliner Postwenden-
de-Zeit sowie Deiner New Yorker Jahre gestehen Dir 
viele zu, dass visuelle Design zu House, Rave und 
Pop-Musik dieser Jahre geliefert zu haben. Wie wich-
tig ist die Musik als Taktgeber Deiner Malerei und 
welchen Einfluss hat sie auf Dein Werk?

Superwichtig. Als ich in den 80er Jahren an-
fing, wollte ich Punk- und New-Wave-Musiker 
werden, war dann aber zu schüchtern und bin 
stattdessen Maler geworden. Meine Bilder waren 
meine Songs, meine Ausstellungen meine Plat-
ten. Ich höre die ganze Zeit Musik, beim Malen 
und auch sonst und bin ständig auf der Suche 
nach Neuem. Musik begleitet mein Leben. Ich 
höre die unterschiedlichsten Sachen: Elektro-
nik, HipHop, Singer-Songwriter, obskures Zeug 
aus den letzten 50 Jahren. Ich liebe es, die Welt 
durch die Pop-Brille zu sehen. Sehr oft bringt 
mich Musik auf neue Ideen.

Im angewandten Design hast Du von der Swatch 
Uhr über den Fashion-Bereich bis hin zur Boeing 
737 der Deutschen BA und Deinem 2800qm-Werk 
zur Wiedereröffnung des Berliner Olympia-Stadions 
kaum etwas ausgelassen. Wie stehst Du heute zu die-
sen Arbeiten?

Eine Zeit lang 
glaubte ich, dass die 
Welt einen nur dann 
ernst nimmt, wenn man 
mit dem was man macht, viel 
verdient – ist wahrscheinlich 
auch immer noch so. Und da 
ich ja als Künstler für meine 
Niedrigpreise berühmt war, 
wollte ich wenigstens als De-
signer viel Geld von den Com-
panies einsacken. Das schien 
mir legitim. Aber mit jedem 
Job verkauft man auch ein 
bisschen seine Seele und ir-
gendwann hat man verges-
sen wofür man steht und 
fühlt sich ausgebrannt 

the night is still young – 2019
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und ausverkauft. Ist zumindest mir so gegangen. 
Ich habe lange gebraucht, um mich davon zu er-
holen und überlege heutzutage genau, ob ich ei-
ne kommerzielle Sache mache oder nicht. 

Bei aller guten Laune stehst Du auch für radikale 
Symbole und die konzertierte Guerilla-Aktion, wie 
beispielsweise der Übermalung Deines eigenen East-
Side-Gallery-Mauerabschnitts von 1991 oder der 
Documenta-X-Aktion, bei der Du auf dem Rasen 
vor dem Fridericianum jeden Abend das an diesem 
Tag geschaffene Werk zerstörtest. Wie viel Respekt 

hast Du vor Deinem eigenen Werk und blutet Dir 
bei dieser medienwirksamen Geste vielleicht sogar 
selber manchmal das Herz?

Das Leben ist  ein Kommen und Gehen und 
das gilt zumindest auch für meine Kunst. Für 
mich ist das Wesentliche eines jeden Kunstwerks 
die gute Idee dahinter und diese Idee ist imma-
teriell - unverkäuflich und unzerstörbar. Und 
genau das wollte ich bei der documenta Perfor-
mance zeigen. Habt Ihr das Bild gesehen? Macht 
ein Foto oder merkt es euch, denn gleich bin ich 
durchgesprungen und dann sind nur noch ein 

paar Fetzen davon übrig. Andere Künstler seh-
nen sich nach Unsterblichkeit, ich lebe den Mo-
ment, eigentlich finde ich die Idee faszinierend, 
dass mit meinem Ableben auch all meine Bilder 
wieder verschwinden würden

Mit Deinem Musikprojekt Neoangin hast Du in 
den letzten 20 Jahren 16 Alben veröffentlicht: Wer 
einmal den Sound von Jukebox, Party for one oder 
bad photoshop gehört, vor allem aber Deine kom-
plett animierten Videos gesehen hat, wird sofort das 
Suchtpotential erkennen, vor allem aber besser ge-
launt aus dem Selbst-Experiement heraus kommen, 
als er hinein ging. Welche Rolle spielt für Dich dabei 
die Audio-Visuelle Gesamtkomposition?

Gesamtkunstwerk ist vielleicht eine Nummer 
zu groß – egal, ob ich male oder Musik mache, 
dahinter steckt ja derselbe seltsame Typ mit sei-
nen crazy Ideen, der einfach verschiedene Venti-
le für seinen Output findet. Wenn ich in 
meinen Shows mit Masken vor meinen 
Bühnenbildern tanze, dann sieht das 
aus wie ein lebendig gewordenes Com-
puterspiel.  Ich würde gerne viel mehr 
Videos machen. Ärgerlich nur, dass 
das Drehen und Schneiden immer so 
elend viel Arbeit macht und ich viel zu 
oft das Handtuch werfe, bevor ich fer-
tig bin. Aus all den unverwendeten Vi-
deoschnipseln könnte ich wahrschein-
lich einen ganzen Kinofilm zusammen 
schneiden….

Zu Haring gibt es neben Eurer kunsthisto-
rischen Einordnung und der festen Veran-
kerung in der Clubszene sowie der Berliner 
Mauergestaltung eine weitere spannende 
Parallele:
Die selbst auferlegte Bürde, häufig erst 
zwei Tage vor Ausstellungsbeginn am Ver-
anstaltungsort mit dem Erstellen der Wer-
ke für die jeweilige Show zu beginnen, was 
so nicht selten zur Live-Performace wird. 
Gibt Dir das einen besonderen Kick oder 
empfindest Du diese Vorgehensweise nicht 
einmal als Stress?

Interessant, das wusste ich gar nicht, 
dass das bei Haring auch so war. Bei mir 
hat das gleich mehrere Gründe: Ich mag 

diese Situation kurz vor der Vernissage – ich bin 
noch am Malen und die ersten Besucher schauen 
bereits vorbei und plötzlich fühlt sich die Galerie 
wie ein Atelier an. Abgesehen davon bin ich so 
ein Deadline-Typ. Ich fange immer erst an, wenn 
es fast schon zu spät ist. Meinen Bildern tut es 
ganz gut, wenn ich tendenziell zu wenig Zeit ge-
habt habe. Ich schätze mal so eine Art unterbe-
wusste Reduktion auf das Wesentliche.

Nach Deinen eigenen Angaben liegt Deine Werkpro-
duktivität bei durchschnittlich 4,37 Werken pro Tag. 
Musst Du Dich dazu manchmal disziplinieren oder 
sprudelt Dein Schaffensdrang stetig und unaufhör-
lich aus sich heraus? Anders gefragt: Hat Jim Avig-
non auch mal Ferien vom Malen?

Das hat mal eine besonders zahlenverliebte 
schweizerische Redakteurin errechnet und das ist 
natürlich ziemlicher Quatsch. Manchmal male ich 

under control – 2018

the like collector – 2019
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eine Woche gar nicht und dann an einem Tag ei-
nen ganzen Club voll. Ich mache eine Menge Pau-
sen und hänge mit meiner Familie und Freunden 
ab und gehe auch gerne aus, wenn nicht gerade 
Corona Lockdown ist. Nur mein Kopf, der macht 
selten Pause. Alles was passiert, alles was ich se-
he, höre und lese, wird aufgenommen und in mei-
ne Ideenwelt eingebaut und in seltsamen Kombi-
nationen wieder ausgespuckt. Entropy Rules. 

Der Wert der Kunst definiert sich nicht über ihren 
Preis. Du illustrierst dies nicht nur durch Deine 
Arbeit und Vermarktungsstrategie, sondern auch 
mit markanten Statements wie “Kunst raus aus den 
Museen” oder “Hug the Enemy – Artmarket” Hast 
Du schon einmal unmoralische Angebote zum Sei-
tenwechsel erhalten und falls ja, wie hast Du dar-
auf reagiert?

Meine Philosophie ist “good artists go to 
museum, bad artists go everywhere“. Ich lebe 
in so einer Art Paralleluniversum, in so einem 

Hangout direkt neben der Hochkultur, aber die 
sehen mich nicht, weil wir in verschiedenen 
Codes kommunizieren. 

Manchmal wechseln Kollegen die Seite, be-
wegen sich vom Underground zur Hochkultur, 
aber das heißt nicht, dass ihre Kunst dann auto-
matisch toller ist, weil sie im Museum hängt. Im 
Gegenteil, wenn sie Hochkultur machen, haben 
sie plötzlich riesige Budgets zur Verfügung und 
das ist meistens ein Kreativitätskiller.

Avignon ist einer der großen und frühen Sehnsuchts-
orte und die viel besungene Kunststadt der südfran-
zösischen Provence. Was hat sie mit Jim zu tun?

Ich bin vor vielen Jahren, lange bevor es In-
ternet und Smartphones gab, mit meinem ersten 
Auto, ein Audi 100, in Avignon liegengeblieben 
und musste irgendwie an Geld kommen. Auf 
dem Rücksitz hatte ich ein Kästchen mit pastell-
kreiden und ein Dalì-Buch. Zwei Wochen lang 
habe ich mich als Straßenmaler mit Dalì-Kopien 

versucht, bis ich genug Münzen zusammen hat-
te, um das Auto zu reparieren und wieder heim-
fahren zu können. Ich war ziemlich beeindruckt 
von mir und hatte das Gefühl eine neue Phase 
geht los. Ich fand, dass dazu ein neuer Name 
ganz gut passen könnte, also bin ich Jim Avig-
non geworden.

Lars Willumeit beschreibt Jim Avignon als: Post-
ironische Meta-Multi-Konter-Künstler-Menschma-
schine mit Hut und reichlich Paradoxa im Gepäck. 
Kannst Du das so unterschreiben oder bedarf es für 
das vollständige Bild noch der Ergänzung um Deine 
Selbstcharakteristik ‚A friendly dog in an unfriend-
ly world‘?

Lars Willumeit ist ein Virtuose des Wortes. Ich 
denke, ich verstehe, was er meint und kann mich 
in seinen Worten auch ganz gut wiederfinden. 
Bei mir selbst klingt das wesentlich einfacher – “i 
am a friendly dog in an unfriendly world“, aber 
im Grunde meint es dasselbe. Den Song spiele 
ich übrigens immer noch. 

Von 2005 bis 2012 lebtest Du in New York. Was 
hast Du aus dieser Zeit für Dein Werk mitgebracht 
und wie hat Dich diese Zeit in Deiner Haltung als 
Künstler in der Gesellschaft beeinflusst?

Ich habe mir dort viel Kunst in Galerien an-
geschaut, viel mehr als davor in Berlin. Das ist 
sehr bequem dort, denn die meisten Galerien lie-
gen dort nebeneinander in Chelsea. Man stolpert 
quasi von einer zur nächsten Galerie. Man kann 
viele tolle Ausstellungen umsonst sehen, ohne 
weit zu laufen und bekommt sogar noch Drinks 
dazu, wenn man Glück hat. 

In New York begann ich außerdem Wände 
anzumalen. Ich dachte zuerst ich wäre zu alt für 
den Streetart-Zug, aber meine New Yorker Ga-
lerie hat mich vom Gegenteil überzeugt und mir 
eine riesige Wand in Brooklyn besorgt. Bei mir 
ist erst dort der Groschen gefallen – Wände be-
malen ist super.

Man muss die Bilder nicht verkaufen, es ist 
superdemokratisch, man malt für jeden der vor-
beiläuft, man ist an der frischen Luft und meis-
tens scheint die Sonne. Abgesehen davon habe 
ich in Brooklyn mal große Papierrollen im Müll 
gefunden, die sich später als Grundrisse des Em-
pire State Buildings entpuppt haben. Ab und 

zu male ich darauf und nenne das dann meine 
“New Yorker Phase“.

Du bist als Maler, Zeichner, Musiker, Trickfilmer, 
Performer, Veranstalter von Aktionskunst-Projekten 
und Happenings u.a. in New York und Berlin aktiv. 
Jim, hast Du Stress?

Haha – ich habe vor allem Stress, wenn 
nichts los ist. während der Lockdown Zeit saß 
ich dauernd am Fenster und habe mit verstei-
nertem Blick auf die ausgestorbenen Straßen ge-
starrt. Wenn ich was zu tun habe, geht es mir gut.

Du hast große Murals unter anderem in New York, 
Rom, Sao Paulo, Athen, Berlin, Tel Aviv, Guatema-
la-City , Lima, Beirut oder Bangkok gestaltet. Wie 
gut funktionieren diese Stadtbilder prägenden Wer-
ke für Dich als Kommunikator?

Das müsstest Du wahrscheinlich die Bilder 
selber fragen. Wenn man wieder abgereist ist, 
führen sie ja ihr eigenes Leben. Ab und zu taucht 
eines auf Instagram auf und jemand macht ein 
Selfie davor. In Costa Rica habe ich mal einen 
politischen Skandal mit meinem Wandbild aus-
gelöst. In Bangkok wurde eines zum Teil wieder 
übermalt, weil es als zu kritisch gesehen wur-
de. Als Künstler hast Du den großen Vorteil, Du 
musst die Spra-
che gar nicht 

Hauswand rom – Motiv streetart – 2012
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Jim Avignon 

Soloshows / selection
1995	 Get rich with art / Kunsthalle Schirn Frankfurt
1997	 Plug in / National Art Club , New York 
2002	 The sudden end of new economy / Galerie Wewerka, Berlin
2003	 At home with me / Museum of modern Art, Jyväskylä, Finland
2004	 Its not easy being easy / Galerie Asperger, Berlin
2005	 Crazy patterns of life / Galerie Schüppenhauer, Köln
2007	 Museum junge Kunst, Klagenfurt
	 Wittgensteins wallet / Gallery Iguapop, Barcelona
2008	 Unreal Estate / Galerie Heitsch, München
	 Small World-big cities/ Rojo Artspace Sao Paulo
2009	 der Aufstand der Dinge / Galerie Sakamoto-contemporary, Berlin
	 Anxiety room / Factory Fresh w Jon Burgerman, New York 
2011	 Me & the Establishment / Haus am Lützowplatz Berlin
2013	 die Stimme der Unvernuft / Galerie teapot, Köln
2014	 Der Kontrakt des Zeichners Galerie Heitsch München
	 City of strangers Soloausstellung Galerie Neurotitan Berlin 
2015	 Famous for 15 seconds / Galerie Feinkunst Krüger Hamburg
	 Why so serious / Galerie Krebs
2016	 1 Jahr Ausstellungspause
2017	 24 hour arty people / 24 Stunden lifemalperformance
	 Highway to hello / Die Kunstagentin Köln
	 Permanent jetlag / Urban spree
	 Neo : interpretiert / Städt Galerie Böblingen
2018	 Remains of the night / Galerie Köppe Berlin 
	 Headlines & deadlines / Kunsthalle Ravensburg
	 A bigger brother / Museum für Kommunikation Frankfurt
2019	 Blackmarket / 5 Tage Mal-performance Kunstmesse Karlsruhe
	 Portraits v Exzentrikern / Literaturhaus Stuttgart
	 50 shades of brown / Galerie Feinkunst Krüger Hamburg
	 Business as unusual / arts factory Paris

Groupshows / selection
1994	 X 94 / Akademie der Künste Berlin
1997	 Mutanten / NRW Forum Düsseldorf
2007	 Europe-Blinddate Festival für Goethe Institut New York
2009	 Brooklyn Bailout Burlesque / factory fresh New York
2010	 Back from Black / MADRE Museum NaplesBerlin Blinddate / MCD LAB Sao Paulo
2011	 One man show / Cityleaksfestival Cologne
2012	 De mi barrio a tu barrio / Streetarttour durch Mittelamerika
2015	 HALMA with 44 flavours / Galerie Montez / Frankfurt

Walls	 New York, Rome, Sao Paulo, Athens, Berlin, Tel Aviv, Guatemala, Lima, Beirut and Bangkok 
Livepaintings	 ICA London, Museum of modern art Barcelona, ZDF Aspekte Studio

Curriculum Vitae

können, um Dich verständlich zu machen, dei-
ne Bilder sprechen für Dich. Kunst ist Kommu-
nikation.

Auf dem Gelände des Nation Museum for Urban 
Contemporary Art oder kurz dem Artpark Tegel in 
Berlin ist in diesem Jahr Dein jüngstes Giga-Format 
entstanden. Das Kunstmagazin Monopol interpre-
tierte dazu wie folgt: ‚Der aufgeblasene Gasriese in 
der Optik des blauen Planeten ist bei der herannah-
enden Flut die einzige Rettung für unsere Errungen-
schaften und uns selbst.‘ Da klingt die Apokalypse 
an. Hat Jim Avignon zu guter Letzt doch seinen Op-
timismus verloren oder bleibt die Freude auch über 
kritische Töne hinaus erhalten?

Bei mir gehen die heitere und die düstere Sei-
te Hand in Hand – sowohl im Leben als auch in 
der Kunst. Trotz all des Elends überall geht man 
draußen spazieren und die Schönheit der Welt 
haut einen um. 

Idealerweise findet sich dieser Kontrast bei 
mir auch in jedem Werk. Kein Optimismus ohne 
kritischen Unterton, kein Kitsch ohne ein bisschen 
Zynismus. Ich glaube an das Gute im Menschen, 
aber gleichzeitig spüre ich, dass das in 2020 schon 
reichlich naiv ist. Aber höre ich deswegen damit 
auf? Nie und nimmer! 

Lieber Jim, ich danke dir für das Gespräch.

play it again sam – 2018

Ausstellungen 2021
2021	
Galerie Heitsch  
www.heitschgalerie.de

2021
Feinkunst Krüger
www.feinkunst-krueger.de



die rote stadt – 2020 bar berlin – 2020
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In einer Zeit in der die Europäische Zentralbank laut über die Abschaffung von Bargeld 
nachdenkt, zeigt Jim Avignon uns 40 Wege der Anlagensicherung auf. Kritisch, spielerisch, 
aber wie stets auch humorvoll greift er hierbei die Sorgen und Phantasien der Menschen 
zum Thema Geld auf. Das Versprechen des Erfinders der Cheap-Art lautet: ‚Your Money 
is safe here!‘ und das ist kein bisschen gelogen, denn der Preis für eine Wandaktie beträgt 
in diesem Fall 350 Euro. Dieser Preis gilt bis zum 4. Advent. Wer dann noch immer kein 
Weihnachtsgeschenk hat und sein Glück heraus fordern möchte, kommt für 200 Euro zum 
Zug. Aber natürlich nur für den Fall, dass noch ein Werk verfügbar ist. Warum? Weil Jim 
sagt: ‚hug the enemy‘ und damit meint er den Kunstmarkt. Deshalb haben wir gemeinsam 
beschlossen den Subskriptionspreis, den ohnehin kaum einer aussprechen kann, hier ein-
mal umzukehren. Alle Unikate dieser Werkreihe zeichnet aus, dass sie in Acryl auf selbst 
zusammengesammelten Pappkartons gefertigt sind. Nicht garantieren können wir dafür, 
dass diese keine Aufdrucke aus ihrem Leben vor der Kunst tragen, dafür aber, dass dieser 
Bildträger den Titel Direktrecycling für sich verbuchen darf. Manche davon zieren zudem 
sonstige Gebrauchsspuren, die der sogenannte secondary market des Kunstbetriebs ele-
gant als Atelierspuren bezeichnet. 

Apropos Titel: Jim liebt sein charakteristisches Material so sehr, dass er ihm sogar ei-
nen Song seiner Band Neoangin gewidmet hat. Ein Grund dafür ist, dass die Pappkartons 
durch ihren goldfarbenen Grundton die Farben zum Leuchten bringen. Wie alle Werke des 
Künstlers sind auch diese unsigniert. Dafür tragen sie wie bei Unikat gewohnt rückseitig 
den Stempel der Werkreihe. Zum Format lässt sich anführen, dass dies für alle Werke un-
gefähr gleich groß ist und zwar circa 60 x 40 cm beträgt. So wichtig sind die kleinen Abwei-
chungen aber auch nicht, da die Arbeiten Jim Avignons üblicherweise nicht gerahmt wer-
den. Auf Wunsch des Künstlers werden pro Haushalt nur zwei Werke der Reihe verkauft. 
Bitte überlegen Sie also genau, auf welche Art Sie in dieser Zeit Ihr Geld anlegen wollen! 
Ein glückliches Händchen dabei wünscht Ihnen Ihr Unikat-Team.

Unikat XV – Jim Avignon

Unikat-Reihe
Spiegelberger Stiftung



2928



3130



32



34



3736



3938



4140



4342



44

Für die Realisation von Unikat XV gilt besonderer Dank:
Jana M. Noritsch - Einführungstext
Dr. Dirk Dobke, Markus Eisenbeis, Uta Grosenick,  
Simon Schubert, Franz van der Grinten - 
Beirat der Spiegelberger Stiftung
Michael Zankel - Burstahhof GmbH
Ralf Krüger - Feinkunst Krüger
Ulrich Baumert - Lektorat

Spiegelberger Stiftung
Großer Burstah 36-38, 20457 Hamburg 
Telefon + 49 (0)40 24 85 86 80
Telefax +49 (0)40 24 85 86 82 
unikat@spiegelberger-stiftung.de
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Auszug aus der Satzung

PArt bietet Sammlern und Institutionen Zugang zu Werken renommierter Künstler und 
junger Talente. Diese erreichen hier ein internationales Publikum. Jeder Kunstkauf 
unterstützt zu 100% den Künstler und seine Galerie. Die Initiative finanziert sich aus- 
schließlich über Spenden und Sponsoren. Benefiz-Auktion zu Gunsten von Künstlern & 
Einlieferern sowie dem Soforthilfe-Fonds für von der Krise betroffene Künstler. 
PArt konnte bereits über 125.000 Euro an Künstler ausschütten. Jetzt Zugang sichern! 
BE PArt!  www.producersart.com

Die digitale Kunstmarkt-Plattform in der Corona Krise

Gabriel Dubois 
Part-Artist, Canada 

Photo: Andreas Sibler 
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Bestellung kostenloser Unikat Klassensatz-Abonnements oder unseres Sammelbands mit  
10 Künstlermonographien für den Kunstunterricht unter: unikat@spiegelberger-stiftung.de

Unikat XI

S p i e g e l b e r g e r  S t i f t u n g

thorsten brinkmann

Der Kunst-Kojote stellt Euch unter-
schiedliche Stilrichtungen und Techniken vor. 

Künstlermonographien, Online-Tutorials & Schülergalerie

Unser Stiftungsangebot für den Kunst-Unterricht 

www.spiegelberger-stiftung.de

Hier erfahrt Ihr alles wissenswerte zum Beispiel über Street-Art, Experimental-Fotografie, Drip- 
Painting, Mixed-Media-Kunst oder moderne Plastik am Beispiel unserer Unikat-Künstler. 

Alle Tutorials enthalten einen Theorieteil, eine Künstlereinführung und einen Praxisteil für die  
eigene künstlerische Umsetzung. Der Glossar erklärt dabei die wichtigsten Fachbegriffe. 
 
Am Ende lädt Euch unser Kunst-Kojote Little-John ein, Euer Wissen im Lern-Quizz anzuwenden.



– Das Wesentliche eines guten Kunstwerks ist die Idee. 
Sie ist immateriell, unverkäuflich und unzerstörbar. –

Jim Avignon

www.spiegelberger-stiftung.deJim Neoangin


